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Un espejo para reflejar la 
realidad social
En el Festival de Nitra
 
José Gabriel López Antuñano
Nitra, una ciudad situada al oeste de Eslo-
vaquia, separada de la capital, Bratislava, 
por casi un centenar de kilómetros orga-
niza todos los años un festival que se pro-
grama con los espectáculos más señalados 
de las repúblicas de la antigua Checoslova-
quia y con propuestas de otros países, en 
su mayoría centroeuropeos, con alguna 
invitación puntual a teatros rusos. En este 
marco, además de un espectáculo del teatro 
anfitrión, Andrej Bagar, se han visto mon-
tajes de países como Alemania, Pornografía; 
Países Bajos, Baal; Polonia, El caso Danton; 
Rusia, Julio; Chekia, Mañana habrá...; etc. 
Del festival llaman la atención los siguien-
tes aspectos: el carácter transgresor, por el 
contenido de los textos o la estética de los 
montajes, su interés por conectar con los 
problemas sociales de los espectadores del 
siglo xxi y la masiva afluencia de público 
con una nutrida representación de jóvenes 
universitarios que cursan sus estudios en 
esta ciudad de unos 80.000 habitantes.   
El director alemán Sebastian Nübling 
al frente del Deutsches Schauspielhaus de 
Hamburgo obtuvo con Pornografía, de Si-
mon Stephens, el máximo galardón en el 
prestigioso festival Theatertreffen de Ber-
lin. Un inmenso panel curvado en el fondo 
del escenario simula el tablero de un puzzle 
que ocho actores intentan componer a lo 
largo de la representación, mientras que 
algunos de ellos procuran comunicarse en-
tre sí conversando de temas cotidianos, los 
que encabezan cada una de las siete escenas 
que conforman el texto, sucesos acaecidos 
en julio de 2005, mes en el que se frustró un 
atentado terrorista en el metro de Londres. 
Nada en apariencia une las siete historias, 
excepto la amenaza terrorista que subyace 
en el sustrato de los parlamentos, capaz de 
alterar el fluir ordinario de la cotidianeidad 
y poner en cuestión el orden establecido. 
Cada una de las historias resulta próxima a 
los espectadores: la graduación de un joven 
en un college, el encuentro entre dos her-
manos que termina con una relación in-
cestuosa, o entre un profesor y una alumna 
donde el primero le pide favores sexuales 
luego incapaz de satisfacer, por citar algu-
nos ejemplos; sin embargo, el devenir de 
estas historias se interrumpe de modo im-
pensado porque afloran las frustraciones 
y se levantan las barreras de la incomuni-
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cación o el individualismo, tras los que se 
esconde la soledad, la amargura, la traición 
o la violencia que perturba a los persona-
jes. Las siete historias así como el puzzle 
que reproduce el cuadro de Brueghel La 
torre de Babel, representan una metáfora 
de una sociedad, ensamblada por sucesos 
de importancia o irrelevantes que agiganta 
su falta de entendimiento y ahonda en su 
hermetismo.
Los actores que permanecen todo el 
tiempo en escena, interpretan con energía, 
fuerza expresiva, dominio en la construc-
ción de los personajes —sin aproximarse al 
psicologismo—, y adaptación de su come-
tido al contexto socio espacial. Aunque el 
texto de Stephens pesa mucho y abunda en 
extensos monólogos, Nübling, como es ha-
bitual, insiste en las acciones físicas de los 
intérpretes, ejecutadas a veces con violen-
cia y apoyadas en una palabra pronunciada 
con fuerza que captan la atención del es-
pectador. La movilidad de los actores sobre 
la escena, la transformación degradada de 
la misma y el dominio de la técnica inter-
pretativa crean tensión sobre el escenario 
y transmiten desasosiego al espectador. 
También destaca la capacidad del director 
alemán para proponer imágenes plásticas, 
expresivas y significantes a un tiempo.
Al frente del RO Theater de Rótterdam, 
la directora holandesa Alize Zandwijk, pre-
n Pornografía, de Simon Stephens. Dirección: Sebastián Nübling.
 Andrej Bagar Theatre, Nitra, 29 de septiembre de 2008. 
 (Ctibor Bachraty.)
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sentó una revisión del texto de juventud de 
Brecht, Baal, apoyada sobre tres pilares: una 
nueva ordenación de la escenas del texto 
original, la creación de un nuevo personaje, 
un alter ego de Baal, y el cambio de género 
del protagonista aquí representado por la 
actriz Fania Sorel. De estas aportaciones, la 
primera le da a la puesta en escena una ma-
yor variedad, sin que ésta pierda sentido; la 
segunda es una presencia dialéctica de Baal 
unas veces a través del intercambio de pala-
bras, otras con una presencia que sanciona 
la conducta del protagonista. 
Si estas dos novedades en relación al tex-
to original resultan positivas, no cabe afir-
mar lo mismo de la última, bastante más 
discutible, puesto que el cambio de sexo 
no conlleva mutación de relaciones entre 
los personajes en una obra donde éstas al-
canzan un valor metafórico; se trata de una 
permuta gratuita que no enriquece la obra 
del dramaturgo alemán; al contrario, a ve-
ces, confunde el sentido de las acciones o 
desconcierta, ya que algunas de las actua-
ciones de Baal son muy propias de la mas-
culinidad y extraña verlas ejecutadas por 
una mujer, sin que distancie en términos 
brechtianos. 
Zandwijk pone el acento en la liberación 
de las ataduras sociales y la consecución 
de la libertad a través de la anarquía y del 
comportamiento transgresor de Baal, pa-
sando a un segundo plano la caída en los 
infiernos de este personaje. 
n Baal, de Bertolt Brecht. Dirección: Alize Zandwijk.
 Andrej Bagar Theatre, Nitra, 27 de septiembre de 2008. 
 (Ctibor Bachraty.)
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El dibujo escénico sigue las directrices 
del autor tanto en el concepto escenográ-
fico, con cambios de decoración y degra-
dación de la misma conforme la acción 
dramática avanza; asimismo, se realizan 
sobre el escenario los cambios de vestua-
rio para ataviar al mismo personaje o bien 
para construir físicamente a otro, ya que 
siete actores dan vida a los innumerables 
previstos por Brecht. La interpretación la 
lleva Zandwijk a una clave expresionista, 
marcando con mucha claridad la entrada y 
salida del actor en el personaje y en la esce-
na que le corresponda; además abunda en 
las rupturas para producir el buscado dis-
tanciamiento, algunas veces recurriendo al 
socorrido micrófono instalado en la boca 
del escenario para cumplir esa finalidad y 
separa las escenas mediante la música. En 
la propuesta del RO Theater, sobresale el 
trabajo de los actores, que incorporan los 
muchos personajes de Baal, y se lastra con 
la paulatina caída del ritmo conforme la 
propuesta avanza hacia su final.
Ian Klata, de Polonia, presentó un es-
pectáculo desigual, en el que prosigue en la 
línea que acostumbra: mostrar las contra-
dicciones e injusticias, los abusos y errores 
de la sociedad, donde priman los intereses 
de unos pocos ante la indefensión de la 
mayoría. En El caso Danton, de Stanisława 
Przybyszewska, un dramaturgo polaco de 
comienzos del xx, se recuerda la sucesión 
de traiciones y vilezas que ocurrieron du-
n El caso Danton, de Stanislawa Przybyszewska. Dirección: Alize Zandwijk.
 Agrokomplex [Pavilion V], Nitra, 29 de septiembre de 2008. 
 (Ctibor Bachraty.)
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rante la Revolución francesa, resaltando 
las deplorables conductas de Danton y Ro-
bespierre, entremezclándose las miserias y 
ambiciones personales en el contexto de la 
bella utopía de la revolución. Pese a estos 
comportamientos, la civilización progresó 
al abolirse el absolutismo real y conquis-
tarse unos derechos que vertebran la socie-
dad contemporánea: Klata subraya en su 
montaje estos contrasentidos, logrados a la 
sombra de las lamentables actitudes de los 
principales protagonistas de la revolución, 
donde la ambición y el medro personal 
prevalecen frente al pretendido altruismo 
y el carácter utópico de sus ideales. El es-
tilo grotesco que caracteriza la puesta en 
escena, sobre una escenografía feísta, cons-
truida con cajas de cartón para resaltar más 
los endebles fundamentos de la sociedad, 
le permite poner en solfa estas incoheren-
cias, al tiempo que consigue distanciar al 
espectador de la historia de Przybyszewska, 
para que extraiga sus propias consecuen-
cias. El trabajo se apoya en una magnífica 
interpretación de los actores del teatro Pol-
ski de Wroclaw, en una buena utilización 
del espacio, la cancha de un polideporti-
vo, bien acotado cuando es necesario por 
el diseño de las luces y en el movimiento 
de los actores. Cabe objetar la longitud del 
trabajo, marca de la casa, alargando inne-
cesariamente escenas y la prolongación de 
la crisis hasta que acontece el final, que se 
traduce en una paulatina pérdida de inte-
n Julio, de Ivan Viripaev. Dirección: Viktor Ryzakov. 
 Andrej Bagar Theatre, Nitra, 28 de septiembre de 2008. 
 (Ctibor Bachraty.)
234
ESCENARIS / II. Espanya i arreu
rés. Asimismo resulta poco comprensible 
el desarrollo de una larga escena con los ac-
tores en el graderío destinado al público y 
con el espacio de representación vacío: no 
existe justificación alguna para que esta es-
cena se desarrolle en ese lugar que además 
no puede ser visto por la mayor parte de los 
espectadores.
El dramaturgo ruso Ivan Viripaev en su 
última obra, Julio, continua planteando los 
problemas del hombre en un mundo sin 
sentido, que le aboca a cometer horrendos 
crímenes, como el del viejo septuagenario 
que después de estrangular a su vecino lo 
tira a los perros. Al hilo de este repugnante 
suceso se articula un discurso incoherente 
que parece fluir de un razonamiento ilógi-
co, formulado con imágenes, asociaciones 
de ideas, relación de acontecimientos, en-
soñaciones, etcétera; en resumen, monó-
logo tejido con alternancia de planos, de 
lo consciente al subconsciente y viceversa, 
como expresión de esa carencia de referen-
cias del protagonista. En su formulación 
oral, destaca el ritmo trepidante del discur-
so para recalcar ese fluir inconsciente, y la 
musicalidad, acentuada por una excelente 
interpretación de la joven actriz, Polina 
Agureyeva, bien conocida por el público 
madrileño por ser habitual en los repartos 
de la compañía de Fomenko. Agureyeva 
cuenta en primera persona la espeluznante 
historia sobre un escenario vacío, con una 
gestualidad contenida y matizando las pa-
labras con inflexiones de su voz y con un 
sorprendente manejo tonal. En esta pro-
puesta resulta muy inteligente el trabajo del 
director Viktor Ryzakov, tanto en la medi-
da dirección actoral como en el diseño del 
espacio de representación, enmarcado por 
la luz y construido con pequeños objetos, 
que sirven de apoyatura a la intérprete: 
una banqueta, una alfombra, un cenicero, 
porque la actriz fuma mucho, utilizando el 
humo para crear atmósferas evanescentes 
o alucinatorias. 
En Chekia y Eslovaquia, el teatro desde 
hace años revisa el pasado reciente, para 
dar a conocer a los espectadores sucesos 
que permanecieron velados por la cen-
sura comunista. En Mañana habrá... se 
aborda el juicio sumario y el trágico final 
del político Milada Horáková, acaecido en 
Praga durante 1950. La reconstrucción de 
los hechos, realizada por la soprano Soňa 
Červená, adopta la forma de una ópera de 
cámara, compuesta por Ales Brezina so-
bre un libreto que comparte firma con Jiri 
Nekvasil. La composición musical arropa 
la narración de los acontecimientos, alter-
nándose con la historia cantada por el coro, 
un barítono y jóvenes sopranos. Junto a la 
música destaca la puesta en escena de Ne-
kvasil con una significante escenografía de 
Daniel Dvorak.
La orquesta de cámara, el coro, la actriz 
y los cantantes se acomodan en una caja de 
poca altura construida sobre el escenario y 
separada del público por una lámina tras-
lúcida que, en ocasiones, se transforma en 
espejo que refleja a los espectadores, invi-
tándoles a reconocerse. El opresivo espacio 
escénico, símbolo de la represión, las accio-
nes, lentas y contundentes, y los pequeños 
objetos significantes (objetos de uso perso-
nal para significar la detención, guantes ne-
gros o rojos que acompañan las diferentes 
fases del proceso o la fallida petición de cle-
mencia, o máscaras neutras para recordar 
la muerte) que maneja el coro, refuerzan el 
sentido de la trágica historia y al finalizar 
la obra al público le invaden sensaciones y 
emociones, más allá del conocimiento de 
una página más de la historia del siglo xx.  
